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La temporada teatral madrileña 2005-2006 puede calificarse de previsible y sosa: sin 
emociones fuertes ni grandes acontecimientos capaces de romper la monotonía teatral, con 
espectáculos sometidos a los cánones del gusto de la capital, correctos y, en muchas ocasiones, 
revestidos de aura mediocritas, y con un complaciente comportamiento de los espectadores. En 
la temporada han triunfado en taquilla, por segundo año consecutivo, dos comedias: El método 
Gronholm, de Jordi Galcerán, capacitada para conectar por su temática con los espectadores y 
bien interpretada por experimentados actores como Carlos Hipólito y Cristina Marcos, entre 
otros; y El diario de Adón y Evo (que llegará a Barcelona esta temporada), un texto sentimental, 
efectista y bien estructurado, que golpea los corazones y sentimientos de los espectadores con 
gradual oportunidad, y donde la eficaz interpretación de Miguel Ángel Sola hace el resto. 
A estos dos éxitos indiscutibles, se suman otros estrenados en la presente temporada, que 
regresan este otoño, muy fabricados para el público de Madrid (atractivo tirón de los actores, 
buena carpintería teatral y temática ligera, divertida y con algunos acentos de procacidad): 
Gordo, de Neil La Bute, que se conoce en España a través de una versión edulcorada, más para 
provocar la risa que para zaherir las conciencias, como salió del ordenador del autor americano. 
En Gordo se encuentran situaciones hilarantes y paradójicas, y al éxito contribuye el tirón de Luís 
Merlo, lñaki Miramón y Tete Delgado con sus constantes y excesivos, pero resultones, guiños 
al público. La comparación entre El método Gronholm y Gordo puede resultar interesante para 
entender la creciente proyección que adquiere la directora de ambas obras, Tamzin Townsend, 
tan conocedora del oficio y de los recursos y el ritmo de la comedia, como de los gajes de 
público y productores. Pablo Carbonell ha sido el artífice de otro de los éxitos taquilleros: Lo 
curvo de lo felicidad, c;Je Eduardo Galán y Pedro Gómez, que con una serie de tópicos en torno 
a la llamada crisis de los cuarenta, aderezados con intención y tino, logra que el espectador se 
reconozca a sí y a su vecino. 
Ensombrecidos por estas comedias han quedado espectáculos que apuntaban hacia éxitos 
comerciales: Lo extraño parejo, de Neil Simon, con Osinaga y Kremel, El hombre de Central Pork, 
de Santiago Moncada, con el ya decadente Carlos Larrañaga, Desconcierto, también de Moncada, 
con Arturo Fernández, y algunas más. Estas comedias no son ni mejores ni peores que otras 
protagonizadas por el mismo elenco en temporadas anteriores, pero su menor aceptación ¿será 
un síntoma de un cansancio y de una necesidad de cambio de caras? Tampoco han hecho diana 
otros títulos estrenados con intención de permanencia: Salomé, de Wilde, dirigida por Narros 
y protagonizada por María Adanez, Lo torno de lo torno, una propuesta que no ha resistido el 
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paso de los años ni para los nostálgicos de joglars, Visitando al señor Green, de jeff Baron, con 
Otegui y Ponce, y el debut de Echanove como director (demasiado corto de recursos), Hielo 
y fuego, de Bryony Lavery, con Carme Conesa y Magüi Mira, Conversación con Primo Levi, con 
Galiana, dirigido por Mercedes Lezcano, o la enésima repetición de cliché creativo de Boadella 
En un lugar de Manhattan. 
La aceptación de los musicales 
Los musicales casi cuentan sus estrenos por éxitos, a pesar de la carestía de las entradas. 
Sólo Víctor Victoria con Paloma San Basilio respondió peor a las expectativas creadas. Pero, si 
he abierto este epígrafe en este artículo es para escribir unas líneas sobre los dos musicales 
españoles, Hoy no me puedo levantar y Maribel y la extraña familia: en el primero, las canciones de 
Mecano y los numerosos fans que llenan el teatro a diario suplen las carencias de esta comedia; 
el segundo, basado en la comedia de Mihura, significó un estrepitoso fracaso. Falló el glamour de 
los intérpretes, cierta indefinición en cuanto al género (a mitad de camino entre el musical y la 
revista) y una música que se mantuvo en la corrección sin acertar con los artificios del musical, 
que sabe de melodías pegadizas, crescendos y combinaciones de varias voces en momentos cum-
bres de la acción. Una lástima porque la experiencia del director y versionista, Ángel Fernández 
Montesinos, y los medios materiales desplegados apuntaban en la buena dirección. 
Las incógnitas del Teatro Español 
En el Teatro Español, del Ayuntamiento de Madrid, M.iJ.rio Gas ha realizado una programación 
de escaparate con espectáculos contratados a golpe de talonario (algo más cabe pedir a un ges-
tor), exquisitos algunos pero de reducido interés la mayoría de ellos. junto a esta programación 
ayuna de criterio, ha estrenado dos premios Lope de Vega, Armengol, de Miguel Murillo, y Nina, 
de José Ramón Fernández. La primera se trata de una obra representativa del teatro político 
que gustó a unos y enojó a otros, no sólo por la adscripción política de los espectadores, sino 
fundamentalmente por el maniqueísmo de partida en el desarrollo del tema: el inhumano trato 
que las tropas franquistas dispensan a un bondadoso profesor de gimnasia republicano. Sin 
entrar en el debate ideológico, Armengol se sustenta en una endeble construcción dramática, 
donde abunda la palabra sobre la acción, con unos personajes estereotipados que se comportan 
según un predeterminado cliché ideológico y con unos diálogos tediosos que, muchas veces, 
deben justificar lo que implícitamente debe figurar en el texto y traducirse en acción dramática. 
La dirección de Esteve Ferrer; que pretendía arreglar algunos desajustes del texto, consiguió 
el efecto contrario, abundar en los problemas de Armengol. Nina progresa en la historia que 
Chéjov trasladó a La gaviota: la protagonista regresa de su desencantada aventura moscovita y 
se encuentra con Semion Medviédenko, el maestro de escuela, otro de los perdedores, en su 
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Sainetes, de Ramón de la Cruz. Direcció: Ernesto Caballero. 
vida profesional y sentimental. El diálogo les lleva a profundizar en sus desdichas y a comprobar 
sus afinidades. Un homenaje a Chejov con una obra intimista de dosificado melodramatismo, 
bien construida, dirigida con acierto por Salvador García Ruiz e interpretada por Laia Marull, 
Juanjo Artero y Ricardo Moya. 
Sin embal"go, la historia del Español no se cuenta con estas pinceladas esbozadas en el párrafo 
precedente, sino que se escribe con la llamativa ausencia de su director: Mario Gas, objeto de 
muchos comentarios sarta voce, de una acerada crítica de García May en el «Cultural» de El Mundo 
y de una desafortunada intervención en el ayuntamiento de Rosa León, de IU, censurando con 
tintes populistas una de las actuaciones más entonadas del ejercicio pasado, la coproducción de 
Julio César dirigida por Deborah Warner (comparó el presupuesto destinado a esa producción 
con el asignado a las casas de cultura municipales; o sea, churras y merinas) . Entresacando entre 
las críticas vertidas sobre Gas, cabe mencionar las siguientes: la primera, el cierre durante más 
de un trimestre en plena temporada (enero-mayo) para acondicionar el teatro a la normativa 
acerca de las instalaciones eléctricas (si tan imperiosa era la necesidad, ¿no se podían haber 
realizado estas reformas en verano?); la segunda, la ausencia de programación propia; y la tercera , 
constatar que Gas en su segundo año ni ha montado el prometido Mahagonny de Brecht, ni 
ninguna otra obra, mientras que en Madrid ha estrenado una ópera en el Real, ha pl"esentado 
A Electro le siento bien el luto, que dirigió hace unos meses para el Festival de Mérida cuando 
ya trabajaba para el Español, y ha remontado un espectáculo con canciones de Weil y Brecht, 
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interpretado por Vicky Peña. Nada cabría que oponer por mi parte a su polifacética dedicación, 
si el recinto que administra fuera algo más que un buen escaparate, con más programación 
propia y la presencia de Gas en la dirección de algunos espectáculos 
Desigual ha resultado la temporada de La Abadía, donde su director, José Luís Gómez, cada 
vez permanece más ausente e interesado ahora en hacer cine. Se programó, como siempre, 
con espectáculos propios y compañías invitadas, presentando estas últimas dos de los mejores 
espectáculos ofertados en la cartelera madrileña, estrenados previamente en Cataluña: El hombre 
del teatro, de Bernhard, dirigida por Albertí, con una soberbia interpretación de Lluís Homar, y Los 
flechas del ángel del olvido, de Sanchís Sinesterra, que pincharía pocos meses después en el María 
Guerrero con otra obra del mismo corte con la que pretende adentrarse en los mecanismos de 
la memoria y de la culpa, Sangre lunar, pretenciosa y críptica. En el ámbito de las producciones 
propias, una de cal y otra de arena: el portugués Luís Cintra no acertó en Comedio sin título, 
donde la interpolación de otros textos de Lorca acerca del teatro, sin aportar nada sustantivo, 
rompía el ritmo de la puesta en escena e introducía a la propuesta por los pagos de un gratuito 
y artificioso intelectualismo, que escamoteaba al diluirse en el contexto farragoso del montaje 
otras cuestiones relacionadas con la guerra civil, la lucha de clases, insertas en la comedia origi-
nal. Álex Rigola, por el contrario, sorprendió con su versión y propuesta de Largo viaje hacia lo 
noche, de O'Neill: la versión reducida apuesta por el personaje de Mary, sin descuidar los otros, 
y acierta con una interpretación realista y natural, contenida en el gesto y la dicción, que evita 
los excesos y estados de irritación que favorecen los diálogos y los conflictos que se suceden 
sin parar. Con esta opción, se penetra más en la conciencia de los personajes, se matizan los 
problemas que arrastran, y se humanizan. Un buen trabajo de dirección de escena, muy bien 
secundado por Merce Aranega, Chete Lera e Israel Elejalde, que, no obstante, no fue ajeno a la 
polémica porque muchos espectadores no encontraron cuanto buscaban en este espectáculo 
o recordaban el anterior de Narros con Closas, Lozano, Hipólito y Carrión. Gómez rescató 
Informe para uno academia, de Kafka, y con el éxito acalló las críticas que se cernían sobre su 
gestión al frente de La Abadía. 
Los teatros públicos muestran sus cartas 
La temporada en el Centro Dramático Nacional se enmarca con la inauguración del nuevo 
Teatro Valle-Inclán, con dos salas levantadas sobre la antigua Sala Olimpia en tiempos del anterior 
director del CDN, Pérez de la Fuente, al que ni se invitó a la inauguración, y por unas propuestas 
elegantes y correctas con una línea excesivamente ecléctica. Gerardo Vera ha alternado autores 
españoles con extranjeros: Entre los primeros, Rodríguez Méndez (Flor de otoño), Cunillé (Bar-
celona mapa en sombras), Valle-Inclán (Divinos palabras), Sanchís Sinesterra (Sangre lunar) y Laila 
Ripoll (Los niños perdidos). De estos títulos destacan la inteligente concepción del espectáculo y 
dirección de Ignacio García con el imposible texto de Rodríguez Méndez; la sencillez, humanidad 
y proximidad de los conflictos de Barcelona mapa en sombras, con atinada dirección de Ripoll, 
aunque no lograra doblegar al siempre complicado actor Walter Vidarte, que hizo el papel de 
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Vidarte; y la buena factura de Divinos palabras, dirigida porVera, con la virtud de acercar el tex-
to al espectador, de entresacar lo principal y dejar el texto secundario en un segundo plano u 
omitido, y de proponer un espacio escénico significante, variado y unitario a un tiempo. Dirigidos 
con acierto los actores secundarios y bien resueltas las escenas corales, la obra de Valle-Inclán 
se resentía por los dos protagonistas, Elisabet Gelabert y Fernando Sansegundo, que no podían 
con sus complicados personajes. 
De los títulos de autores extranjeros, falló Decadencia, de Berkoff, que se suspendió mientras 
ensayaban Mario Gas y Blanca Portillo con Jorge Lavelli por unas causas no suficientemente 
aclaradas que provocaron la airada m,archa del director con la promesa de no retomar el 
espectáculo. Quedaron Williams (De repente el último verano), Martin Crimp (Cruel y tiemo) y 
Brecht (Lo bueno persono de Sezuan). José Luís Saiz, muy bien secundado por Oliva Malina y 
Susi Sánchez, acertó con un texto complejo y de un Willians menos conocido, consiguiendo 
trasladar al escenario la inquietud y emoción del mundo del subconsciente, en un marco esce-
nográfico ritual y simbólico, muy rico y sugerente. Fue uno de los trabajos más sobresalientes 
y originales de la temporada, que muestran el talento de un director que ha frecuentado poco 
los teatros públicos o comerciales. Javier Yagüe concibió un espacio e ideó una propuesta para 
Cruel y tiemo, a contratexto, y la obra de Martin Crimp no funcionó pese a la presencia de 
Aitana Sánchez Gijón, demasiado fría y distante en su interpretación de Amelia. Por último, Luis 
Blat, en su empeño por montar un Brecht ortodoxo, aburrió con Lo bueno persono de Sezuan, 
un texto que quizás necesita una revisión y desde luego un director que sepa transmitir a los 
actores las claves interpretativas de Brecht sin confundirles, y para no conformarse con ilustrar 
el texto para mayor aburrimiento y desencanto del público. 
Los estrenos de la Compañía Nacional de Teatro Clásico han mantenido un tono elegante 
con unas puestas en escena arriesgadas, originales y pulcras, pese a la dificultad de los textos. 
De los cuatro estrenos de esta temporada, quizás falló el título más esperado, Amor después 
de lo muerte, a causa de una versión excesivamente aligerada que impedía seguir la trama y 
profundizar en los conflictos planteados por Calderón; sin embargo, con estilos diferentes, el 
marcado por cada director de escena, Eduardo Vasco (Viaje del Pamaso) , Ana Zamora (Don 
Duardos, de Gil Vicente) y Ernesto Caballero (Sainetes, de Ramón de la Cruz), los resultados 
fueron sobresalientes. La difícil adaptación de Viaje del Pamaso consiguió teatralidad y fantasía 
para acercar el mundo interior del Cervantes creador al espectador de hoy; al tiempo, los seis 
actores, encabezados por Israel Elejalde, consiguieron decir el verso con claridad, sentido del ritmo, 
palabra al servicio de la acción, sencillez, naturalidad y unidad interpretativa: fue un gran trabajo. 
Ana Zamora ensambló con tino música y texto en la comedia de Gil Vicente y destacó también 
por la pericia para contar con claridad las dos historias planteadas por el autor, concibiendo un 
espectáculo siempre entretenido y a ratos divertido. Caballero seleccionó cuatro sainetes de 
Ramón de la Cruz y supo acercarlos al público con diferentes matices interpretativos, desde 
el tono farsesco de Lo embarazado ridículo hasta el acercamiento a la comedia esperpéntica 
de Manolo. Un diseño inteligente y audaz para subir a escena unos sainetes que por su tema 
han perdido actualidad y que necesitan enfoques peculiares para interesar y divertir al público 
de hoy. La vistosidad del vestuario, asimismo, ha sido otra de las características sobresalientes y 
comunes de las cuatro propuestas estrenadas, que además -yen otro orden de cosas- han 
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girado por el territorio nacional, una cuestión que hasta hace unos meses parecía un objetivo 
inalcanzable. Es posible que con esta temporada se le hayan pasado los miedos al ausente de la 
dirección del INAEM, Campos Borrego, al que no le gustó la anterior programación de Vasco, 
según trascendió más allá del comentario personal. 
Estas líneas sobre la temporada madrileña quedarían incompletas si no mencionara cuatro 
excelentes trabajos que ha desarrollado el teatro alternativo, protagonizado por tres buenos 
directores merecedores de una mayor proyección. Me refiero a Jaroslaw Bielski (Esperando a 
Godot) , Vicente León (Hamletmachine, de Müller) y Juan Pastor (La gaviota y La larga cena de 
Navidad, de Wilder). Destacan los tres por la investigación en los textos y el cuidado trabajo 
dramatúrgico; por la capacidad para acercar textos complejos a la sensibilidad del espectador 
de hoy y por la cuidada dirección de actores. Les separan y distinguen los modos de afrontar la 
puesta en escena y el método interpretativo en el que se sustentan sus trabajos, pero los tres 
merecerían un reconocimiento mayor y una circulación por esos recintos que repiten modos 
y formas caducas y sin interés. 
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